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ALENA TRUBITSINA

Todo comienza en una desproporción calculada. El campo visual se organiza
mediante una gran masa turquesa que ocupa casi toda la superficie y establece
una experiencia de proximidad física. Frente a ella, una presencia de escala
reducida introduce una tensión precisa entre amplitud y fragilidad, dominio y
atención. Esta relación articula el sentido profundo del conjunto: el cuidado
aparece como una forma compleja de convivencia entre fuerzas desiguales.
El régimen cromático combina verdes azulados de alta saturación con un fondo
oscuro, terroso y estratificado. La luz surge desde el propio color, especialmente
en las zonas más limpias, mientras los márgenes acumulan veladuras, fricciones y
variaciones de densidad. El contraste entre contornos firmes y atmósfera porosa
produce una espacialidad envolvente, cercana a la lógica simbólica del
expresionismo y a ciertas tradiciones narrativas donde la escala comunica
jerarquías afectivas.
La superficie conserva una cualidad manual: el grano, las superposiciones y las
transiciones irregulares mantienen activa la huella del proceso. La mirada avanza
desde la expansión cromática hacia las áreas de mayor concentración y regresa
después al conjunto. Ese movimiento circular ralentiza la percepción y convierte la
imagen en un espacio de retención.

https://www.artsy.net/artist/alena-trubitsina


ANA CRISTINA PICHARDO

El color actúa como una atmósfera total. La monocromía turquesa unifica
superficie y volumen, mientras una iluminación lateral activa una topografía de
crestas, depresiones y zonas de reposo. El conjunto se organiza mediante una
torsión centrípeta: las direcciones convergen, se comprimen y vuelven a
expandirse hacia unos bordes abiertos.
La densidad se concentra en el núcleo, donde la superposición produce una
lectura lenta y acumulativa. Alrededor, el campo adquiere mayor respiración y
permite que cada cambio de espesor module la luz. Esta relación entre materia,
sombra y continuidad enlaza con la tradición del monocromo expandido y con las
investigaciones posminimalistas sobre gravedad, huella y soporte.
El tiempo aparece inscrito en la sedimentación del gesto. La mirada sigue
recorridos curvos, reconoce variaciones mínimas y permanece en la tensión entre
concentración y despliegue. La obra transforma el plano en un organismo
espacial: compacto, mutable y plenamente sensible a la luz.

https://www.artsy.net/artist/ana-cristina-pichardo-2


CHRIS WOODS

Una irrupción diagonal concentra toda la energía del campo y transforma la
superficie en un trayecto acelerado. La composición avanza desde una zona de
máxima combustión cromática hacia otra más fría y contenida, estableciendo una
transición continua entre rojos, amarillos, verdes y violetas. El azul dominante
funciona como espacio de propagación: absorbe el movimiento, amplía su alcance
y sostiene la tensión entre profundidad y planitud.
La pincelada conserva una direccionalidad firme. Sus capas alargadas generan
vibración, mientras la textura visible del soporte introduce una resistencia material
que ralentiza parcialmente el impulso. Esta fricción entre avance y permanencia
vincula la obra con la investigación futurista sobre dinamismo y con la abstracción
gestual entendida como registro de intensidad.
La mirada recorre la imagen siguiendo una secuencia térmica. Cada cambio
cromático marca una fase distinta dentro de un mismo desplazamiento. El tiempo
aparece condensado en esa trayectoria: acumulación, expansión y disipación
conviven en una estructura unitaria. La obra convierte el color en fuerza activa y el
plano en un espacio atravesado por una velocidad persistente.

https://www.artsy.net/artist/chris-woods-1


ELENA SÁNCHEZ CALATRAVA

La imagen se construye mediante una sucesión de formas envolventes que se
encajan unas dentro de otras. El azul pálido establece una atmósfera uniforme,
mientras las amplias zonas claras introducen pausas y expanden la respiración
del campo. El contraste se concentra en los perfiles lineales, cuya precisión
ordena la lectura y sostiene una tensión entre continuidad y separación.
La organización espacial responde a una lógica de crecimiento acumulativo. Cada
volumen prolonga al anterior, modifica su escala y desplaza ligeramente el eje
general hacia un lateral. Esta repetición graduada genera ritmo, jerarquía y una
sensación de vínculo interno. La superficie mantiene una textura leve, casi
polvorienta, que suaviza la firmeza del dibujo y aporta una dimensión táctil al
conjunto.
Su genealogía conecta la síntesis moderna de la línea con ciertas estrategias
surrealistas y posminimalistas de serialidad orgánica. El tiempo de la imagen
reside en la aparición progresiva de sus estratos: la mirada avanza por
aproximaciones, reconoce correspondencias y retiene una estructura donde
identidad y convivencia comparten el mismo espacio.

https://www.artsy.net/artist/elena-sanchez-calatrava


FINA BALP TEIXIDÓ

Antes que una forma utilitaria, DAMA, DAMES, DAMER afirma una presencia
escultórica regida por la tensión entre familiaridad y extrañamiento. La estructura
conserva una escala corporal reconocible, mientras el vidrio cocido mediante
fusing transforma su percepción: un espesor compacto, obtenido por fusión a alta
temperatura, recoge la luz y convierte la superficie en un campo óptico de
alternancias regulares.
La trama blanca y negra organiza el conjunto como una secuencia expansiva. Su
repetición desborda la referencia lúdica del título y activa una lectura sobre norma,
turno, posición y desplazamiento. Los anclajes industriales integran construcción y
apariencia; hacen visible una lógica desmontable que vincula precisión artesanal,
producción técnica y memoria del diseño moderno.
La reproducción exacta de las proporciones originales, realizada mediante molde,
preserva la huella del uso al tiempo que la traslada al territorio de la
contemplación. La obra suspende la función y mantiene su promesa corporal. En
esa distancia, lo cotidiano adquiere autoridad simbólica.

https://www.artsy.net/artist/fina-balp-teixido


JOSÉ ANDRÉS PRIETO

El negro toma el campo como una fuerza expansiva y organiza la imagen
mediante irrupciones, arrastres y condensaciones. Frente a su densidad, las
zonas claras actúan como reservas de respiración y producen una alternancia
rítmica entre cierre y apertura. La composición adquiere así una estructura
inestable, sostenida por el choque entre masas compactas y superficies
erosionadas.
La materia conserva el registro directo del gesto: capas superpuestas, goteos
verticales, raspados y bordes quebrados convierten el soporte en un territorio de
fricción. Esta fisicidad enlaza con la pintura gestual de Franz Kline y con la
energía procesual del informalismo europeo, donde cada huella transforma el
espacio en duración visible.
La mirada atraviesa el conjunto por avances discontinuos. Se detiene en las áreas
de máxima presión, sigue las corrientes descendentes y alcanza los márgenes
como zonas de fuga. La obra construye una temporalidad intensa: el gesto
permanece, la materia sedimenta y el contraste mantiene activa la memoria del
impacto.

https://www.artsy.net/artist/jose-andres-prieto


JOSÉ MARTÍNEZ VEREA

La obra articula dos registros verticales de una misma configuración visual,
sometida a variaciones de escala, soporte y ritmo. En la zona superior, la imagen
aparece concentrada y contenida; en la inferior, se expande hasta adquirir una
dimensión ambiental, fragmentada por una retícula regular.
La paleta terrosa y desaturada construye una temporalidad de desgaste. La baja
nitidez prolonga el reconocimiento y convierte la visión en sedimentación. Esta
lógica enlaza con las genealogías del archivo visual, desde el Atlas Mnemosynede
Aby Warburg hasta las prácticas apropiacionistas que entienden la repetición
como relectura histórica.
La cuadrícula actúa simultáneamente como medida, corte y sistema de
transmisión. Cada partición conserva una fracción del conjunto y afirma la
materialidad de su nueva superficie. Entre concentración y despliegue, la obra
presenta el pasado como una imagen transferida: recordar significa ampliar, dividir
y recomponer.

https://www.artsy.net/artist/jose-martinez-verea


KAROL Z

La mirada entra aquí por pulsación. Un régimen bicromático de máxima intensidad
convierte toda la superficie en un campo activo, articulado mediante unidades
angulares que varían de escala, orientación y densidad. La repetición genera
oleajes visuales, concentraciones y aperturas que desplazan continuamente el
centro perceptivo.
El dibujo actúa como sistema constructivo. Cada módulo participa en una trama
mayor donde precisión y variación producen una espacialidad elástica: ciertas
zonas avanzan, otras se repliegan y los bordes prolongan mentalmente la
estructura más allá del soporte. Esta continuidad enlaza con las genealogías del
arte óptico y cinético, especialmente con aquellas investigaciones que hicieron de
la percepción una experiencia corporal y temporal.
La imagen aparece por fases. Primero domina el impacto global; después
emergen recorridos curvos, cambios de frecuencia y acumulaciones internas. El
tiempo reside en esa lectura progresiva, capaz de transformar una organización
estricta en sensación expansiva. La obra convierte la geometría en ritmo y el
contraste en una forma persistente de energía.

https://www.artsy.net/artist/karol-z


LUIS DE CASASOLA

La composición se sostiene sobre una franja inferior de gran densidad visual,
organizada mediante volúmenes cálidos, superficies pulidas y contrastes
lumínicos muy concentrados. Sobre ella, un fondo oscuro amplía la profundidad y
convierte cada transición cromática en un acontecimiento preciso. Los ocres, rojos
y tierras construyen una atmósfera compacta, atravesada por destellos que
modelan la materia y fijan un ritmo pausado.
El campo se articula mediante una tensión entre acumulación y equilibrio. Las
masas se distribuyen horizontalmente, mientras una estructura central regula
pesos, distancias y correspondencias. La pincelada mantiene una definición
minuciosa y una textura envolvente, capaz de convertir la superficie en presencia
táctil.
Esta organización enlaza con la genealogía del bodegón barroco español y con su
reflexión sobre valor, medida y temporalidad. La imagen actualiza esa tradición
desde una intensidad cromática sostenida: lo cotidiano adquiere espesor
simbólico y la abundancia se convierte en una forma visible de orden.

https://www.artsy.net/artist/luis-de-casasola


LUIS LORENT

Desde el primer contacto, la verticalidad concentra la mirada en una secuencia de
ensanchamientos, contracciones y giros. El volumen asciende mediante cambios
de sección que convierten la estabilidad en ritmo. Su tonalidad clara permite que
vetas, anillos y fisuras participen activamente en la lectura: la materia conserva la
duración de su crecimiento y la talla la reorganiza como lenguaje.
La superficie alterna pulimento y huella, continuidad y corte. Cada transición dirige
la luz de manera distinta, generando una percepción táctil incluso a distancia. La
parte superior condensa el tiempo en círculos concéntricos; el cuerpo inferior lo
despliega mediante estratos, curvas y pequeñas asimetrías.
Esta relación entre forma construida y memoria orgánica enlaza con la genealogía
de la escultura moderna en madera, desde Brâncuși hasta Barbara Hepworth,
donde el volumen adquiere sentido a través de la simplificación y el contacto
directo con el material. La obra afirma así una presencia compacta, arcaica y
contemporánea a la vez.

https://www.artsy.net/artist/luis-lorent


MÓNICA MIRANDA

En esta obra la superficie funciona como un campo de sedimentación. Blancos
minerales, grises velados y zonas oscurecidas construyen una imagen de baja
saturación cuya intensidad procede del espesor. La materia se acumula, se raspa
y se compacta, formando una topografía irregular que retiene la luz y modifica su
dirección.
La organización vertical concentra el peso perceptivo en un eje central, mientras
los márgenes mantienen una respiración más uniforme. Las variaciones de
densidad establecen un ritmo ascendente: desde la compresión inferior hasta una
zona superior de máxima condensación. La mirada avanza lentamente, guiada
por cambios mínimos de textura y temperatura.
Esta fisicidad enlaza con la genealogía del informalismo matérico, especialmente
con la superficie entendida por Tàpies como depósito de tiempo y experiencia.
También dialoga con la tradición monocroma, donde la reducción cromática
amplifica cada huella. La obra transforma la aparente quietud en una presencia
activa, erosionada y luminosa.

https://www.artsy.net/artist/monica-miranda-1


PATRICIA CALDEVILLA EGEA

La intensidad cromática precede aquí a cualquier lectura. Rosas eléctricos,
naranjas, verdes ácidos y azules amortiguados construyen un campo de
temperatura elevada, organizado mediante amplias masas que se solapan y
modifican mutuamente. La luz procede de la saturación: atraviesa las capas, se
concentra en ciertas zonas y queda suspendida bajo el acabado brillante de la
superficie.
La composición combina expansiones curvas con franjas verticales más
compactas. Este contraste introduce una tensión entre fluidez y estructura,
mientras las salpicaduras y las huellas reticulares aportan interrupciones breves al
recorrido. La resina intensifica la profundidad óptica y convierte cada estrato en
una presencia simultánea.
En su genealogía convergen el color-field, la pintura posabstracta y las
investigaciones de Helen Frankenthaler sobre absorción y continuidad cromática,
trasladadas aquí hacia una materialidad más luminosa y envolvente. La mirada
avanza por transparencias, retiene ecos de capas anteriores y experimenta la
imagen como una duración cálida, expansiva y corporal.

https://www.artsy.net/artist/patricia-caldevilla-egea


PEDRO J. MORENO DOMÍNGUEZ

Todo el campo se articula alrededor de una iluminación lateral que modela
volúmenes, suaviza transiciones y establece una atmósfera de recogimiento. La
paleta combina blancos cálidos, tierras, azules apagados y zonas de gran
profundidad, organizadas mediante un contraste gradual que conduce la mirada
desde la claridad hacia la densidad.
La superficie pictórica alterna definición minuciosa y veladuras más abiertas. Esa
relación produce una respiración lenta: los contornos adquieren presencia,
mientras el fondo conserva una vibración silenciosa. La composición se construye
en diagonal y concentra la tensión perceptiva en la relación entre una masa
oscura dominante y una zona luminosa de escala menor.
Su genealogía enlaza con la tradición intimista europea, desde Vermeer hasta
ciertas modulaciones contemporáneas del realismo psicológico, donde la luz
actúa como estructura moral y temporal. La imagen permanece en la retina por su
equilibrio entre precisión, suspensión y calma. Aquí, contemplar significa atender
a la duración de una presencia.

https://www.artsy.net/artist/pedro-j-moreno-dominguez


PERLA MARÍA

Aquí la superficie se comporta como un sistema de capas en permanente fricción.
Amarillos, rosas, verdes, azules y violetas alcanzan una saturación expansiva,
mientras franjas verticales y zonas de distinta densidad ordenan el campo
mediante cortes, transparencias y superposiciones. La luz surge del propio color y
se desplaza entre áreas compactas, veladuras y huellas de arrastre.
La composición concentra su energía en el centro y la redistribuye hacia los
bordes mediante cambios bruscos de escala y temperatura. Un registro
monocromo, situado en la zona inferior, introduce otra velocidad perceptiva y
actúa como contrapeso frente al despliegue cromático.
Esta lógica enlaza con la genealogía del combine painting y del collage posbélico,
especialmente con Rauschenberg, donde lenguajes heterogéneos conviven
dentro de una misma economía visual. La obra convierte esa herencia en una
cartografía contemporánea: acumulativa, vibrante y atravesada por tiempos
simultáneos.

https://www.artsy.net/artist/perla-maria


SEBASTIÁN GOÑI

La obra se presenta como una colisión entre plano, relieve y recorte. Un campo
turquesa, envejecido por abrasiones y oscurecimientos, sostiene una amplia
forma clara cuya silueta desplaza el equilibrio hacia la izquierda. La horizontal
blanca atraviesa el conjunto como una pausa estructural y regula la tensión entre
fondo, volumen y vacío.
La materia conserva quemaduras, oxidaciones, raspados y uniones visibles. Estas
huellas convierten la superficie en registro de trabajo y dotan al color de una
temporalidad física. Los trazos lineales distribuidos sobre la zona central
introducen una lógica de clasificación, mientras las prolongaciones oscuras
activan una direccionalidad incisiva y proyectan el relieve fuera del plano.
Su genealogía enlaza con el ensamblaje posbélico, el Nouveau Réalisme y ciertas
prácticas del arte povera que incorporaron materiales industriales como
portadores de memoria social. Aquí, la construcción revela una política de
fragmentación: medir, dividir y nombrar se convierten en formas de apropiación
material.

https://www.artsy.net/artist/sebastian-goni


TATU

La superficie irrumpe como un espacio de conflicto productivo. Dos grandes
temperaturas cromáticas, magenta y amarillo, dividen el campo y sostienen una
circulación acelerada entre zonas compactas, vacíos blancos y tramas oscuras.
La composición avanza mediante diagonales, cortes y conexiones lineales que
desestabilizan cualquier lectura frontal y convierten la imagen en una secuencia
de asociaciones.
El grafismo mantiene una intensidad inmediata: contornos reiterados, sombreado
nervioso y variaciones de presión registran el tiempo directo de la ejecución. Esta
economía enlaza con las genealogías del art brut, la figuración neoexpresionista y
la cultura visual del cómic underground, donde la imagen funciona como
pensamiento en estado de montaje.
La mirada pasa de la saturación global a pequeñas concentraciones de detalle y
regresa después al conjunto. Esa alternancia produce una temporalidad
fragmentaria, cercana al ritmo contemporáneo de la sobreinformación. La obra
transforma la discontinuidad en estructura y hace del exceso cromático una forma
lúcida de orientación.

https://www.artsy.net/artist/tatu
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